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MEIRITIK

Trees Lounge

Happy Hour

Michael Lang

T ommy Basilio (Steve Buscemi) weiss
mit 31 immer noch nicht, wo sein
Platz im Leben ist, aber wenigstens kennt
er seinen Platz an der Bar «Trees Lounge».
Sie bewahrt ihn vor dem Wahnsinn des
Daseins, dorthin fliichtet er, zu viel Bier
und Whiskey. Wohl wissend, dass am
Tresen, im promillehaltigen, nikotinver-
pafften Etablissement mit dem Fiinfziger-
Jahre-Charme, keiner einsam ist, und die
Jukebox voller Swing- und Bluesmelodien
wie ein Rettungsanker wirke. In so einem
Biotop ist alles erlaubt, vor allem im
Rausch: ein plumper Flirt, deftigster Min-
nerhumor, hilflose Grossmaulerei. Nach
aussen dringt eh nichts, und solange der
Schuldenpegel nicht ins Grenzenlose
steigt, darfjeder wiederkommen —um sich
die Lampe zu fiillen, den Kropf zu leeren.

Doch Tommy ist noch nicht ganzam
Ende, will nicht nur saufen, bis er wie
andere tot vom Hocker kippt. Das letzte
Fiinkchen Hoffnung treibt ihn dann und
wann hinaus, ins Geviert mit den Bunga-
lows, Imbissbuden, Liden. Doch da lau-
ert die Realitit mit haufenweise Proble-
men. Den guten Job als Automechaniker
hat er verloren, weil er seinem Chef und
Kumpel Rob (Anthony LaPaglia) — leider
ohne zu fragen — 1’500 Dollar aus der
Kasse «entlehnt» hat, um damit im Spie-
lerparadies Atlantic City gross Kasse zu
machen. Das musste natiirlich schiefge-
hen. Tommy wurde gefeuert und erhielc
noch eins hintendrauf: Seine Lebensge-
fihrtin Theresa (Elizabeth Bracco) lebt
nun nimlich ausgerechnet mit Rob zu-
sammen, ist hochschwanger, weiss nicht
genau, welches der beiden Mannsbilder
der Vater ihres Kindes ist.

Das ist Pech und die handlungsmis-
sige Startbasis fiir den anregenden, sym-
pathischen ersten Film des Charakterdar-
stellers Steve Buscemi («Fargo», «Mystery
Trainy, «In the Soup» u. a.). Der Vielsei-
tige zeichnet hier auch als Drehbuchautor
und mimt den notorischen Pechvogel
Tommy so, als wire der ein Stiick seiner

selbst. Ein Eindruck, der nicht ganz falsch

ist: Buscemi hat seine Jugend in Valley
Stream verbracht, wo es auch eine Kneipe
namens «Trees Lounge» gab. Als 20jihri-
ger zog er in die Theaterszene von Man-
hattan und baute sich mit seinem Freund
Mark Boone jr. (er spielt in «Trees Loun-
ge» ebenfalls mit) eine Karriere als Biih-
nenakteur, Autor und Filmschauspieler
auf. Uber sein Regiedebiit hat Buscemi
gesagt, dass es autobiografisch zu deuten
sei, als Projektion dessen, was vielleicht
mit ihm passiert wire, hitte er sein
Heimatstidtchen nicht verlassen.

Und was hitte passieren kénnen mit
dem riihrigen Steve Buscemi? «Trees
Lounge» weist den Weg. Dem Antihel-
den Tommy scheint anfangs das Gliick
hold zu sein, als sein allseits beliebter
Onkel Al (Seymour Cassel) stirbt und
dessen Stelle als Fahrer eines Eiswagens
vakant wird. Tommy iibernimmt die Ar-
beit, nicht begeistert zwar, aber dankbar.
Zumal er nichts dagegen hat, dass ihn die
fesche, pubertierende Debbie (Chloe
Sevigny) auf der Tour begleitet und ihm
in schwirmerischer Manier den Hof
macht. Als aber eines Abends aus dem
harmlosen Geturtel ein weniger harmlo-
ses Petting-Geknutsche wird, spitzt sich
die Lage dramatisch zu. Denn Debbie ist
leider die heissgeliebte Tochter eines cho-
lerischen Jugendfreundes von Tommy.

Regie: Steve Buscemi

USA 1996

Steve
Buscemi,
e
Buscemi

Die weitere Entwicklung ldsst sich erah-
nen: Megazoff.

So geht es zu in der tragikomischen
Kleinstadtoperette, die mit bescheidenen
finanziellen Mitteln entstanden ist. Die
Kosten von einer Million Dollar deuten
darauf hin, dass in der US-Independent-
Filmszene das Prinzip spielt, wonach sich
Kiinstler-Freunde gegenseitig aushelfen.
Anders wiren die pointierten Gastauf-
tritte von mittlerweile zu Starruhm ge-
langten Personlichkeiten wie Samuel L.
Jackson, Mimi Rogers oder Seymour
Cassel kaum zu erkliren. Steve Buscemi,
ebenfalls ein gutbezahlter Darsteller,
scheint zudem ein Mann zu sein, dem
man Respekt zollt, vieles zutraut. Zu
Recht;
Lounge» auf filmische Originalitit hin

zwar wird niemand «Trees
untersuchen wollen, dafiir aber das solide
Handwerk wiirdigen. Was den Film zum
Ereignis macht, ist seine Menschlichkeit.
Dafiir zeichnet Buscemi verantwortlich,
dank seinem Gespiir fiirs unterhaltsame,
gescheite dialogische Erzihlen, seinem
Mutzur Selbstironie, seinem Flair fiir den
Effekt der melancholischen Gebirde. Das
ist der Treibstoff fiir Buscemis Figuren:
Sie tragen das Herz auf der Zunge, teilen
dem Kinopublikum etwas mit vom
aussergewohnlichen des Gewdhnlichen,
vom Blues des Lebens. Il
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Le journal du seducteur

Das Tagebuch des Verfiihrers

Daniel Diuber

E s ist kein Zufall, dass dieser Film
denselben Titel trigt wie ein Ro-
man des dinischen Philosophen Seren
Kierkegaard, denn es handelt sich um
eine freie Adaption der Geschichte, in der
sich ein junger Mann entschliesst, eine
junge Frau zu verfithren, der er zufillig
begegnet ist. In Danitle Dubroux’ Film
versucht Sébastien (Mathieu Amalric),
der sich bei der Studentin Claire (Chiara
Mastroianni) und deren Mutter (Daniéle
Dubroux) einquartiert hat, erstere fiir
sich zu gewinnen. Seine Verfiihrungs-
kiinste sind aber eher plump und werden
zuriickgewiesen. Bald schon stellt sich
heraus, dass Sébastien nur einer von zahl-
reichen Verfiihrer(innen) in «Le journal
du séducteur» ist. Das titelgebende Buch
ist zudem nicht nur Inspiration fiir das
Handlungsgeriist, es dient im Film auch
als Vermittler und Waffe des jeweiligen
Verfiihrers, auf dessen Umgebung es wie
ein Liebestrank wirkt. Claire nimmt es in
einer Vorlesungan sich und bringt es dem
Besitzer, Grégoire, zuriick. Melvil Pou-
paud spielt diesen Philosophie-Studen-
ten mitderadiquaten Vertriumtheit und
gleichzeitig einer leicht undurchsichtigen
Ausstrahlung, der Claire erliegt.

Nach dieser Exposition steuert der
Film in Richtung jener leichten franzési-
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schen Komddien, die sich um das Thema
Nummer eins, die Liebe, drehen, die vir-
tuos Figuren zusammenfiihren, wieder
entzweien und das Ganze mit frechen,
zuweilen philosophischen Dialogen gar-
nieren. Wihrend Claire sich immer mehr
fiir den etwas naiven, schiichternen Gré-
goire interessiert, wird Sébastien plétzlich
seinerseits verfiithrt, und zwar von Claires
Mutter. Wahrlich sind das Verstrickun-
gen, wie sie in Kinofiktionen bevorzugt
spriessen (und sich auch wieder entwir-
ren)! Wenn dann noch alle Beteiligten so
iiberzeugend und gleichzeitig locker bei
der Sache sind wie in «Le journal du
séducteur», lehnt man sich geniisslich
zuriick und spekuliert in heiterer Anspan-
nung iiber den Fortgang der Geschichte.
Wie es sich fiir solch leicht verschrobene
Kinostiicke gehort, fehlt auch die Palette
kauziger Nebenfiguren nicht (die hier in
direkter Beziehung zu Grégoire stehen):
sein Nachbar, ein unheimlicher Forscher
mit Concierge-Funktion (Serge Merlin),
ein dusserst skurriler Lehrer (Jean-Pierre
Léaud), seine Grossmutter, eine ehemali-
ge Schauspielerin, die noch immer Passa-
gen ihrer einstigen Rollen zitiert. Sie alle
legen nahe, dass es hier nicht nur mit
rechten Dingen zugeht — trotz aller ro-
mantischen Tindeleien.

Chiara
Mastroianni

Regie: Daniéle Dubroux
Frankreich 1995

Jean-Pierre
Léaud, Chiara
Mastroianni

Und siehe da: Am Punkt, an dem
neuerliche komédiantische Verwicklun-
gen zu erwarten wiren, lisst die Regisseu-
rin ihre philosophische Komédie in einen
Krimi umkippen. Der unheimliche Ver-
dacht, Grégoire habe etwaszu vertuschen,
bestitigt sich, als die sprichwértliche Lei-
cheim Kellerauftaucht. Hier hingtderbis
dahin erfrischende Film trotz (oder we-
gen) dieser makabren Entdeckung vor-
tibergehend durch; auch die herrlich ko-
mische Chiara Mastroianni schafft es mit
ihrer verhaltenen, prizisen Kérpersprache
und Mimik nur noch bedingt, die skurrile
und doch leichte Atmosphire aufrechtzu-
erhalten. Doch gliicklicherweise kehrt der
Film, als das Corpus delicti verstaut ist
und sich eine Art Happy-End zwischen
Claire und Grégoire anbahnt, zur Form
der Komédie zuriick. Ein Psychiater ist
nimlich mittlerweile im Besitz von
Kierkegaards Buch und spiirt bereits erste
Auswirkungen...

Nicht nur das iiberzeugende Ensem-
ble, angefiihrt von der Tochter des kiirz-
lich verstorbenen Marcello Mastroianni,
trigt zum Gelingen dieser friihlingshaf-
ten Schmunzelgeschichte bei, der man
den voriibergehenden Ausrutscher in die
Krimi-Groteske nicht iibelnehmen mag.
Auch Grégoires diisteres, mit schweren
Stoffen und alten Mobeln ausgestattetes
Refugium, Claires helle, moderne Woh-
nung und die kiihl durchgestylte Praxis
des Psychiaters werden geschicke fiir die
Charakeerisierung der Personen und Si-
tuationen sowie die Segmentierung der
Handlung instrumentalisierc. Il



Thomas Binotto

s ie hat scheinbar immer dieselben
Geschichten erzihlt: Jeder ihrer Ro-
mane dreht sich um junge Frauen, die den
Gentleman fiirs Leben suchen, und stets
werden Werte wie Taktgefiihl, Anstand,
Zuriickhaltung und Bescheidenheit hoch-
gehalten— Geschichten aus dem beginnen-
den 19. Jahrhundert. Auch Geschichten
fiir das endende 20. Jahrhundert?

Offenbar schon, denn mit «Emma»
wurde innert kurzer Zeit bereits der vierte
Roman von Jane Austen (1775 — 1817)
neu verfilmt. Vorangegangen sind die
kongeniale BBC-Mini-Serie «Pride and
Prejudice» (GB 1995), Ang Lees «Sense
and Sensibility» (USA 1995, ZOOM 3/
96) und die BBC Produktion «Persua-
sion» (Regie: Roger Mitchell, 1995).

Auch die Geschichte des 1816 er-
schienenen Romans «Emma» ist weder
besonders originell noch handlungsreich.
Die wohlhabende Emma Woodhouse
(Gwyneth Paltrow) lebt mit ihrem ver-
witweten Vater in der Kleinstadt High-
bury. Gerade erwachsen geworden, spielt
sich die hiibsche, redegewandte und
selbstverliebte Emma gerne als welt- und
lebenserfahrene Ratgeberin auf. Ihr erstes
«Opfer» wird Harriet Smith (Toni Col-
lette), eine junge Frau aus bescheidenen
Verhiltnissen. Die Aufgabe, Harriet an
einen Gentleman der Gesellschaft zu ver-
mitteln, scheint Emma gerade anspruchs-
voll genug. Also bringt sie die naive
Freundin dazu, den Antrag eines wohlha-
benden Bauern abzulehnen, und versucht
danach erfolglos, sie mithonorablen Kan-
didaten zu verkuppeln. Schliesslich steht
sie vor dem Drama, dass sich Harriet
ausgerechnet in jenen Mann verliebt, den
Emma fiir sich selber gewihlthat. Emmas
Laufbahn als Kupplerin und lebensweise
Ratgeberin nimmt damit ein abruptes
Ende.

Wie stets bei Jane Austen ist auch
«Emma» nicht von dramatischer Hand-
lung und iiberdeutlichem Tiefsinn ge-
prigt. Was diesen Roman auszeichnet, ist
vielmehr die subtile Ironie, sind die leisen

Regie: Douglas McGrath
Grossbritannien 1996

1

gesellschaftskritischen Tone. Doch was
viele Leserinnen und Leser kaum wahr-
nehmen diirften, das droht auf der Lein-
wand erst recht verlorenzugehen. In
«Emma» steckt zwar durchaus emanzipa-
torisches Potential, wird die Standesehe
kritisiert und die Not lediger Frauen
eindriicklich offenbart — all das sind An-
klagen, die iibrigens aus Austens eigener
Biografie hervorgehen —, aber die Autorin
ist eine Meisterin der subversiven Satire
und nicht des martialischen Zaunpfahls.

Umso erfreulicher ist deshalb, dass es
Drehbuchautor und Regisseur Douglas
McGrath gelungen ist, diesen geistrei-
chen und pointierten Stil auf die Lein-
wand zu iibertragen. Das ist einerseits das
Verdienst seines Drehbuchs, fiir das er die
Vorlage geschicke gekiirztund in spritzige
Dialoge umgesetzt hat. Andererseits ge-
lingt es McGrath aber auch, ohne auf-
dringliche Mitzchen eine adiquate Form
fiir Austens Erzihlstil zu finden: Gespri-
che werden durch Blitterwerk gefilmt,
Gesichter bleiben teilweise oder ganz ver-
decke, der innere Monolog verrit, was
man nicht aussprechen darf. Und die
Vorstellung, was man nun tun werde,
geht nahtlos in die Darstellung dessen
iiber, was man schliesslich tatsichlich tut.
Damit betreibt der Regisseur jenes Ver-
steckspiel, das auch Austens Biicher zu

Gwyneth
Paltrow

'dwyneth
Paltrow,
Toni
Collette

einem intellektuell anspruchsvollen Ver-
gniigen macht. Dariiber hinaus gelingt
McGrath das Kunststiick, einem natur-
gemiiss dialoglastigen Film durch anre-
gende Auslassungen das Tempo und den
Witz einer sophisticated comedy zu verlei-
hen. Seine Inszenierung besticht durch
jene Leichtigkeit, die nur mit schwerer
Arbeit zu erreichen ist.

Schliesslich begeistert diese britische
Produktion auch durch ein Schauspieler-
ensemble, das bis in die kleinsten Rollen
bestechend besetzt ist. Dass darunter kein
grosser Star auszumachen ist, fordert die
Homogenitit der Darstellung zusitzlich
und zeigt — nebenbei bemerkt —, worun-
ter «Sense and Sensibility» etwas gelitten
hat. «<Emmay, das ist eine vergniigliche
Lektion in guten Manieren, eine Demon-
stration der gegenseitigen Abhingigkeit
von Erotik und Tabu, ein Beispiel subver-
siver Ironie.
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Melodrama

Pierre Lachat

WCr den realen Sozialismus iiber-
lebt oder ihn, wie in Kuba, noch
zu iiberleben hat, der muss dann noch
weiteres verkraften: die knallharten «Seg-
nungen» des Systemwechsels, das Ver-
klingen der euphorischen Erwartung, al-
lein schon das Ende der Diktaturen be-
deute bessere Zeiten. Auf den Spezialfall
Kuba angewendet heisst das: Es gilt die
Skepsis und die Angst auszustehen, die in
der Aussicht stecken, der schon so oft als
erledigt abgeschriebene Castro werde
nun wahrhaftig endlich stiirzen. Bloss
eben (wenn iiberhaupt), wer oder was
kommt nachher?

Esperanza (Verénica Lépez), die Hel-
din von «Melodrama», macht ihrem Na-
men wenig Ehre, indem sie ohne Hoft-
nung ist, fiir die unmittelbare wie fiir die
fernere Zukunft. Sie ist eine betriibte ku-
banische Seele und sagt (wie Nicole
Kidman in Gus Van Sants «To Die For»)
am Bildschirm das Wetter an, allerdings
noch ganz im Stil der sogenannten Drit-
ten Welt, mit magnetisch haftenden Si-
gnaturen auf einer Schulwandrafel anstel-
le von elektronischen Tricks. Esperanza,
die Hoffnung ohne Hoffnung; triibt ihre
Berichte am liebsten nach ihren persénli-
chen Empfindungen ein. Inbriinstig ver-
heisst sie Wirbelstiirme, Hagelschlag und
Uberschwemmungen. Thre Lieblings-
vision sind tiefhingende, schwarzblaue
Wolkenwinde, die von Westen her auf

Havanna zutreiben. Die Hauptstadt wer-
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Kuba 1995

de sofort zugeschiittet, eréffnet die grau-
same Fee mit Befriedigung, doch reichees
fiir die Provinz etwas spiter auch noch.
Dem Uberbringen schlechter Nach-
richten weiss nun einmal jeder routinierte
Sadomasochist herzhaften Genusszu ent-
locken. Und mit seiner Katastrophen-
phantasie hat der Hypochonder einen
verlisslichen Freund im Wetter, weil die
Wendung zum Schlechtern immer wie-
der angekiindigt werden mzuss. Selbst auf
Kuba kann ja der Sonnenschein nicht
ewig dauern. Und zuweilen wihnt die
Heldin, das nahende Tief nicht nur vor-
ausgesagt, sondern mit iibernatiirlicher
Kraft selber herbeigesteuert zu haben,
damitdas ganze Land an ihrem Schmetter
Anteil nehme. So gleicht sie einem altge-
dienten Illusionisten, der zuletzt noch
selber glaubt, zaubern zu kénnen.
«Melodrama» ist die Mir davon, wie
die desperate Esperanza lernt, etwas ande-
res als lauter Sintflut, Apokalypse und son-
stigen biblischen helter-skelter zu gewirti-
gen. Der Prozess, versteht sich, hat eine
Schlaufe iiber Minner, Sex, Eifersucht,
Schwangerschaft, Geburt und Kind zu
schlagen. Diesen Weg hat Esperanzas Le-
benzu nehmen versiume, weil die Bindung
an einen dden und ddipalen, platterdings
impotenten Gatten die Heldin lihmte.
Das larmoyante Lehrlustspiel von
Rolando Diaz hiitet sich, auch nur anzu-
deuten, was es denn nun wire, im iiber-
tragenen Sinn, was die Heldin zu iiberle-

Regie: Rolando Diaz

ben lernen muss: der reale Sozialismus
oder allenfalls dessen Folgeformen. Fri-
vol-opportunistisch lisst die Fabel beide
Deutungen zu und méchte, in der unent-
schiedenen Situation Kubas, den Alt-
kommunisten offensichtlich so sehr ge-
fallen wie ihren Opponenten.

Esperanzas Arbeit beim Fernsehen
fithre von allein auf das Motiv der unter
Castro noch ganz geliufigen Zensur, der
fast liebevoll zugewunken wird und die
ohne weiteres auch einmal den Wetterbe-
richt unter die Lupe nimmt. Dfaz koket-
tiert mit dieser «alten Dame» auf eine
Weise, wie es nur dort denkbar ist, wo sie
noch in verordneter, nachweisbarer Form
existiert. Doch bringt der Trick bloss
komische Einlagen, ohne in der Sache
weiterzuhelfen. Da wird wohl etwas un-
terschlagen, erfahren wir, was es zu iiber-
leben gilt. Der Autor méchte es anspre-
chen, aber man ldsst es ihn nicht tun. Bitte
sehr, was ist es nun? Mystere. B

«Melodrama» ist nach «Madagascar» von
Fernando Pérez und «Quiereme y verds»
von Daniel Diaz Torres (beide in ZOOM
12/95) der Abschluss einer Trilogie von
Filmgeschichten aus Havanna. Er ist zu-
sammen mit dem 10miniitigen Dokumen-
tarklassiker «Por primera vez» von Octavio
Cortdzar (1967) zu sehen, der die Reaktio-
nen der Bevislkerung einer entlegenen Berg-

region Kubas beim ersten Kontakt mit
Filmbildern zeigt.
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Miel et cendres

Franz Ulrich

M iel et cendres» erzihlt die Ge-
« schichte dreier Frauen im heu-
tigen Nordafrika. Verschiedener sozialer
Herkunft und verschiedenen Alters, stehen
sie zwischen Tradition und Moderne und
erleiden dhnliche Formen von Gewalt
und Unterdriickung und mainnlicher
Doppelmoral. Es sind drei Geschichten
von den Schwierigkeiten weiblicher
Selbstverwirklichung  in
teils subtilen, teils rigiden
patriarchalen Verhiltnis-
sen. Zwar spielt der Film
im Maghreb, die Gescheh-
nisse sind angesiedelt in ei-
nem arabisch-muslimi-
schen Milieu, und den-
noch sind die dargestellten
Probleme universell: Es
geht um Gefiihle und Be-
zichungen, um Liebe,
Hass, Liige, Verrat, Ge-
walt und Enttduschung.
Leila (Nozha Khoua-
dra), eine 20jihrige Frau,
hat den

Hassan (Slim Larnaout) zum Freund. Als

gleichaltrigen

sie in den Diinen schmusen, werden sie
von drei MAnnern tiberrascht, die Hassan
zusammenschlagen und auch Leila verlet-
zen, die ihnen jedoch entkommen kann.
Als sie zuhause vom Vater verpriigelt
wird, packt sie ihre Sachen zusammen
und sucht Zuflucht bei Hassan, der sie
jedoch unter dem Druck seiner Mutter
im Stich ldsst. Die allein auf'sich gestellte
Leila geht an die Universitit und bestrei-
tet ihren Lebensunterhalt als Prostituier-
te. Kurz vor ihren Examen verliebt sich
Idriss (Jamel Sassi), ein Kommilitone, in
sie. Als er von einem Freund von ihrer
«Nebentitigkeit» erfihrt, will er sie aus
Enttiuschung und verletztem Stolz miss-
brauchen. Leila ersticht ihn in Notwehr
und kommt ins Gefingnis.

Amina (Amel Ledhili) hat mit
dreissig Moha (Naji Najeh), ihren ehe-
maligen Universititsprofessor, geheira-
tet. Sie haben eine Tochter, und Amina

glaubt, eine gewisse Stabilitit in ihrem
Leben gefunden zu haben. Aber sie wird
von Moha brutal misshandelt. Als er ihre
Hand so schwer verletzt, dass sie ins Spital
muss, beschliesst sie, sich von ihm zu
trennen.

Die dritte Frau ist die 45jihrige Arz-
tin Naima (Samia Mzali), die mit ihrer

Tochter Mounia (Lara Chaouachi) ge-

trennt von ihrem Mann auf eigenen
Fiissen lebt. Als junges Midchen war sie
nach Russland gegangen, um dem von
ihrer Familie fiir sie ausgewdhlten Mann
zu entrinnen. Sie gibt ihre Erfahrungen
und ihr Selbstbewusstsein an Mounia
weiter, mit der sie offene und ehrliche
Gespriche fiithrt. Die Wege der Arztin
Naima kreuzen sich mit jenen Leilas, der
sie beizustehen sucht, und Aminas, der sie
im Spital die verletzte Hand behandelt.
Nadia (Anliker) Fares ist, dank ihrer
schweizerischen Mutter und ihrem 4gyp-
tischen Vater, in zwei Kulturen gross ge-
worden. Sie hat in Bern und Kairo stu-
diert und absolvierte in New York eine
fiinfjahrige Filmausbildung. Nadia Fares:
«Einer meiner Fiisse ist mit den Alpen
verwurzelt, wihrend der andere am Nil
verankertist. Dieser Spielfilm istauch das
Resultat einer Suche in bezug auf meine
Waurzeln als Filmautorin: Das bin ich
gespiegelt in den anderen und die ande-

Regie: Nadia Fares
Schweiz/Tunesien 1996

ren gespiegelt in mir.» Nach einem Dut-
zend Kurzfilmen seit 1986, vor allem fiir
das Westschweizer Fernsehen, ist «Miel et
cendres» ihrerster langer Film. Wie sie die
Geschichten der drei Frauen geschicke
miteinander verkniipft, ist fiir einen Erst-
ling eine beachtliche dramaturgische Lei-
stung. Nadia Fares erzihlt zupackend,
elliptisch, mit melodramatischen Akzen-
ten. Der Islam als Religion
ist kaum prisent, sodass
sich «Miel et cendres»
nicht einfach als anti-
islamistisch ~ vereinnah-
men lisst. Die Personen,
sogar die Minner, sind
durchaus differenziert ge-
zeichnet. Dabei geht es
Nadia Fares nicht nur um
eine Darstellung der Un-
terdriickung der Frauen in
einem bestimmten kultu-
rellen und sozialen Um-
feld. Sie wollte «auch den
Mut und die Stirke arabi-
scher Frauen zeigen.» Der
Film «ist nicht pur arabisch, da gibt es
ganz verschiedene Feelings. Die filmische
Dynamik ist von meiner Ausbildung in
Amerika geprigt, der Lebensrhythmus,
das Lebensgefiihl ist sicher dgyptisch. Das
4gyptische Kino hat einen starken Hang
zum Melodrama, den habe ich auch»
(Nadia Fares in einem Interview).

Neben der Unterdriickung der Frau-
en und ihrem selbstbewussten Kampf da-
gegen gibtes noch einanderes Thema, das
sich durch den Film zieht: Liige und
Wahrheit. Als Moha seine misshandelte
Frau ins Spital bringt, sagt er, sie sei eine
Treppe hinuntergefallen. Darauf erwi-
dert die Arztin Naima: «Die Liige heilt
nicht.» Leila sagt im Gefingnis: «Ich habe
Idriss nicht mit dem Messer, sondern mit
der Wahrheit getdtet.» Und Naima er-
zieht ihre Tochter dazu, die Probleme
und Schwierigkeiten nicht zu verdrin-
gen, sondern die Verhiltnisse so zu sehen,
wie sie sind. [l
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Kaddisch

Charles Martig

Auf der Suche nach den Erinnerungs-
spuren eines Lebens begeben sich
Beatrice Michel und Hans Stiirm an die
Grenzlinie zwischen biografischer Do-
kumentation und fiktionaler Vergegen-
wirtigung. Lebensgeschichten miissen
nicht unbedingt Biografien sein. Erinne-
rung fordert komplexere Erzihlformen,
um die Verbindung zum Heute herzu-
stellen. «Kaddisch» ist ein filmisches
Wagnis, das sich der Erinnerung des Ver-
gangenen als gegenwirtige Geschichte
widmet; ein Film, der durch die aktuelle
Diskussion iiber die Aufarbeitung der
Schweizer Geschichte im Zweiten Welt-
krieg eine besondere Bedeutung erhilt.
Beatrice Michel und Hans Stiirm erkun-
den das Gelinde zwischen Fiktion und
Dokument, indem sie die Hauptfiguren
von Schauspielern verkérpern lassen, die
tibrigen aber als reale Personen zeigen.
Ausgehend vom Roman «Der Absender»
(1995) von Daniel Ganzfried ist ein nach-
denklicher und stiller Film entstanden,
der durch seine monochromen, nach in-
nen gekehrten Bilder beeindrucke.

«Irgendwann wird es Zeit, still am
Weiser zu stehen, Schmalen Vorrat zu
sichten, zdgernd heimzugehen, nichts als
Sand in den Schuhen Kommender zu
sein». Das vor dem Film stehende Zitat
aus «Die Fahrende» der in Auschwitz
ermordeten Schriftstellerin Gertrud Kol-
mar (1894 — 1943) klingt noch nach,
wenn beim Einstieg in den Film eine
Abschiedsszene dessen melancholischer
Grundton anstimmt. «Willst du wirklich
nicht mit dem Zug reisen?» fragt eine
junge Frauim Bahnhofvon Budapestden
ihr gegeniibersitzenden Mann, ihren Va-
ter. «Bist du nie mehr mit dem Zug
gefahren?» Schwarz-weisse Bilder, das
Grundmotiv des Zugfahrens, ein Win-
ken zum Abschied. Erst spiter versteht
man die Frage.

Beatrice Michel und Hans Stiirm er-
Geschichte

einem Uberlebenden der

zihlen die
Ganzfried,
Shoa. Vater und Tochter, verkdrpert

von Gyuri
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durch den ungarischen Schauspieler Fe-
renc Bacs und die Schweizer Schauspiele-
rin Serena Wey, finden zusammen Zeit
fiir eine Reise nach Ungarn, wo der Vater
in der Provinzstadt Nyiregyhdza seine
Kindheit verbracht hat. Als 13jihriger
wurde er mit seiner ganzen Familie nach
Auschwitz deportiert. Gyuri tiberlebte
den Alptraum. Es folgten die Stationen
eines unsteten, entwurzelten Lebens: Bu-
dapest als erster Fluchtpunkt; Israel, das
ihm bald zu eng wurde; nach gescheiterter
Ehe zogen die Kinder nach Bern zu den
Schweizer Grosseltern, Gyuri reiste nach.
Die letzten Jahre verbrachte er in Basel.
«Kaddisch»
Weg eines Vertriebenen nichr als doku-

rekonstruiert  diesen
mentierende Biografie. Der Film erinnert
an ein Leben, erzihlt in Fragmenten und
Assoziationen. Der Abschied am Bahn-
hof ist ein Erinnerungsfetzen der Toch-
ter, ein fiktionales Element. Im jiidischen
Friedhof versammelt sich die Familie zur
Beerdigung von Gyuri. Der Kantor
spricht zur Trauergemeinde und singt
mit dem Sohn des Verstorbenen das
Kaddisch. Bei der anschliessenden Schi-
wa, dem traditionellen Zusammensitzen

nach der Beerdigung, wird die Geschich-

Gisela Allen
Adler und
Serena Wey

Regie: Beatrice Michel und Hans Stiirm

te von Gyuri noch einmal entfaltet und
vergegenwirtigt. Hier finden die Ver-
wandten Zeit, ihre Geschichten und Er-
innerungen auszutauschen. In dieser le-
bendigen jiidischen Erzihltradition wird
der Vater wieder prisent. Hannah, die
Tochter, hort die Geschichten und ver-
sucht, die Bruchstiicke von Schicksalen
mit der Biografie ihres Vaters zu verbin-
den. Aus der Schiwa— der Realzeit-Ebene
des Films — schweift Hannah immer wie-
der ab in die Erinnerung an Augenblicke
mit ihrem Vater Gyuri in Budapest: Bil-
der, Gespriche, Schauplitze. Gyuris Ver-
wandte nehmen sie bei der Hand und
versuchen zu erkliren, was mit ithrem
Vater im Alptraum des Jahrhunderts ge-
schehen ist. Das Bild aus der Erinnerung
nimmt langsam Gestalt an.

Die Schiwa ist wie ein Kreis, der sich
offnet. Der Film verlisst die Ebene der
Realzeit und folgt den Geschichten der
Versammelten. Diese Bewegung ist zu-
ersteinmal ein Ausgreifenin verschiedene
Himmelsrichtungen, was scheinbar von
Gyuri Ganzfried wegfiihrt. Hannah be-
gegnet seiner ersten, aus der Schweiz
stammenden Frau, GiselaAllen Adler, die
sich von ihm und den Kindern getrennt




hat und in Glasgow lebt. Die Reise geht
weiter zu einem nahestehenden Freund,
Albert Topiol, der als Kind in Antwerpen
zwei Jahre in einem Kellerloch iiberlebte
und damit der Deportierung entkam.
Eine intensive Begegnung findet zwi-
schen Hannah und Agnes Raducziner
statt, Gyuris Schwester, die immer noch
im ungarischen Nyiregyhdza, am Ort der
gemeinsamen Kindheit, lebt.

Als Gyuri Ganzfried 1993 — ein Jahr
vor dem filmischen Versuch der Verge-
genwirtigung — starb, gab es keine Schi-
wa. Die Beerdigung sowie die Schiwasind
mit Familie und Freunden von Gyuri fiir
das Filmprojekt inszeniert worden. Die
Schiwawird in Gegenwart der Kamera zu
einem filmischen Erzihlen und Erinnern,
das gleichzeitig das reale Erzihlen initiiert
Beatrice Michel und
Hans Stiirm geben der vielschichtigen

und vermittelt.

Kunst des Erzihlens einen Raum. Sie
suchen nach der Gegenwart des Vergan-
genen. Ausgangspunkt ist ein Einzel-
schicksal. Der Film nimmt die Perspekti-
ve der individuellen Geschichtsschrei-
bungein und greift aus in die europiische
Geschichte. Tieferliegende Fragen tau-
chen aus dem Meer des Vergessens auf:
Welche Bedeutung hat Auschwitz fiir
uns, iiber das historische Ereignis hinaus?
Wie wirkt Auschwitz weiter im Schicksal
der Uberlebenden? «Kaddisch» spiegelt
die Geschichte der Uberlebenden in

Fragmenten und zeige diese als Bilder

Agnes
Raducziner,
Serena Wey

einer Landschaft im Europa nach der
Shoah. Der Film folgt einer assoziativen
Spur aus dem Blickwinkel des «Heute»,
aus dem erinnert wird und das von dieser
Erinnerung mitgeprigt wird.

Die Erzihlkonstruktion ist beste-
chend und riskant zugleich. Die Vermi-
schung von Dokument und Fiktion bil-
deteine Gratwanderung. In der Rahmen-
handlung der Schiwa tritt die (fiktive)
Schauspielerin als reale Tochter auf und
wird von den Verwandten als Hannah
angesprochen. Sie verkorpertdie Identifi-
kationsfigur und begleitet als «Zuhéren-
de» durch den Film. Hannah steht fiir die
Bereitschaft der Filmzuschauerinnen und
-zuschauer, sich auf diese Geschichte ein-
zulassen und sich auf die Reise zu bege-
ben. Wer sich in den Anfangssequenzen
zurechtfindet und die anfingliche Irrita-
tion iiber die Vermischung der Realitits-
ebenen hinter sich lisst, erlebt die Verun-
sicherungalsanregend fiir weiteres Nach-
denken. Dieselbe Irritation kann jedoch
ins Gegenteil umkippen. Der Ausgangs-
punkt der Schiwa erscheint dann als
Liigenkonstrukt. Die fiktiven Szenen an
authentischen Schauplitzen und die do-
kumentarischen Szenen, in denen eben-
falls die fiktive Tochter Hannah anwe-
send ist, erzeugen Widerstand gegen die
unkonventionelle Erzihlweise. Der ganze
Film erscheint aus diesem Blickwinkel
konstruiert und verwirrend. Eine deutli-
che Schwiiche zeigt sich dariiber hinaus in

der Farbdramaturgie. Der Wechsel von
stimmigen schwarz-weissen zu farbigen
Bildern ergibt keine stichhaltige Orien-
tierung. Die Ubergiinge erscheinen un-
motiviert; ein weiteres Element der Irrita-
tion.

Der isthetische Weg, den Beatrice
Michel und Hans Stiirm gewihlt haben,
ist ein Versuch, der viele Fragen aufwirft
und kaum Antworten anbietet. Uberzeu-
gend wirke der ruhige Rhythmus der
Montage, der ein Verweilen in der Welt
der Erinnerung erméglicht. Leitmotiv-
isch eingesetzt, wirken das Streichquar-
tett von Dimitri Schostakowitsch und das
Sextett von Erwin Schulhoff wie ein
Grundstrom. Die Bewegung des Stindig-
Unterwegs-Seins spiegelt sich im Motiv
des Zugfahrens, das in den bedrohlichen
Zuggeriuschen aus der Komposition von
Erwin Schulhoff immer wiederkehrt.

Ahnlich wie im letzten Film «Sert-
schawan» (1992), verwendet das Autoren-
paar auch hier einen Fotoband, der eine
wichtige Rolle spielt. Vater und Tochter
betrachten in einer fiktiven Budapester
Szene den Bildband «A Vanished World
1934—1939» von Roman Vishniac: Fotos
der jiidischen Alltagskultur, Rabbiner,
Kinder, Familien; eine verschwundene
Welt. Hier erscheinen Fotos als Bilder im
Bild und machen eindringlich bewusst,
dass Erinnerung an die Zerstdrung dieser
Kultur nur indirekt aufscheinen kann.
Diese Bildphilosophie durchzieht den ge-
samten Film. Kein einziges Bild von den
historischen Orten des Schreckens wird
sichtbar. Erinnerung geschieht hier aus
der Abwesenheit, quasi ex negations.

Kaddisch ist die Bezeichnung fiir ein
altes jiidisches Gebet, das von den Kin-
dern fiir ihre verstorbenen Eltern gespro-
chen wird. Beatrice Michel und Hans
Stiirm haben unter demselben Namen
ein filmisches Gebet in Bilder gefasst. Das
Verweilen in Stille bei einem besonderen
Schicksal erschliesst den Wert des Erin-
nerns und deutet an, dass das Verschwei-
gen und Vergessen der Shoa keine Alter-
native bildet. «Kaddisch» ist ein Plidoyer
an die Erinnerungsfihigkeit. Gerade des-
halb handelt es sich bei diesem Schweizer
Film um ein «politisches Gebet», das
durch die jiingsten Diskussionen grosse

Akrualitit erlangt hac. [l
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Po di sangui

Blutbaum

Franz Ulrich

E s ist, wie wenn man ein Kind in
« die Welt setzt. Ein Mensch, der
sich die Miithe nimmt, einen Baum zu
pflanzen, glaubt an die Zukunft» (Flora
Gomes). Diesem Glauben verpflichtet
ist, nach «Mortu nega» (1987) und «Les
yeux bleus de Yonta» (1992), der dritte
Film des Regisseurs aus dem westafrikani-
schen Land Guinea-Bissau, einer ehemals
portugiesischen Kolonie. Angesichts des
Raubbaus an den tropischen Regenwil-
dern und des Abholzens von Wildern in
Afrika und Asien fiir Brennholz und zur
Erweiterung des Lebensraums
der wachsenden Bevélkerung
mag Gomes’ Optimismus naiv
erscheinen. Zu Unrecht, denn
«Po di sangui» zeigt eindriick-
lich, was das Verschwinden von
Biumen fiir die Menschen be-
deutet, allerdings nicht in Form
einer wirtschaftlichen oder 6ko-
logischen Analyse, sondern als
bildmichtige poetische Parabel.

Im Dorf Amanha Lundju ist
es Brauch, bei der Geburt jedes
Kindes einen Baum zu pflanzen,
der mit thm wichst und seine
Seele und sein Schicksal, aber auch die
Verbindung mit den Ahnen verkérpert.
Die Menschen halten Zwiesprache mit ih-
rem «Blutbaum» wie mit einem Zwilling,
In dieses Dorfkehrt nach Jahren der Abwe-
senheit Dou (Ramiro Naka) zuriick, kurz
nachdem sein Zwillingsbruder Hami unter
mysteriésen Umstinden gestorben ist und
ein Feuer Schaden angerichtet hat. Auf
Dou wartet seine Verlobte Saly (Edna Evo-
ra), aber Dou soll jetzt die Witwe seines
Bruders zur Frau nehmen und dessen Haus
fertig bauen. Seine kleine Nichte nenntihn
Vater, und auch seine Mutter weigert sich,
den Tod Hamis zur Kenntnis zu nehmen,
und besteht darauf, dass Dou Hamissei. Die
lebendige Harmonie der Menschen ist ge-
stort, und sie fragen sich, welche Schicksals-
macht dafiir verantwortlich ist. Da Dous
eigener Baum verdorrt ist, spricht er zu
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Hamis starkem Baum, der Trinen rot wie
Blut vergiesst, und stellt ihm —als Zwilling
Triger nur der Hilfte des Namens Hami-
dou —die verzweifelte Frage: «Wer von uns
beiden ist tot?»

Amanha Lundju liegt in einer ebenen
Landschaft, wo Himmel und Erde in
einer endlosen Horizontale aufeinander-
treffen. Hier sind Biume und Menschen
die einzigen Vertikalen, und es erscheint
ganz natiirlich, dass sie zueinander in
enger Beziehung stehen. In dieser ani-

mistischen Kultur hat jedes Lebewesen

und jedes Ding seine magische und sym-
bolische Bedeutung. So bedeutet etwa die
Farbe Blau Tod, die Farbe Rot Leben.
Diese fast mystisch zu nennende Welt
verkdrpert der Dorfilteste Calacalado
(Adama Kouyate), eine Art schamanis-
tischer Dorfzauberer mit magischen
Kriften und prophetischen Gaben. Als
ein Funktionir aus der Hauptstadt ins
Dorf kommt, um die Bdume zu zihlen
und dabei seltene kostbare Holzer findet,
wird er von Calacalado weggewiesen.
Beim Fest, an dem fiir Neugeborene Biu-
me gepflanzt werden sollen, hat Calaca-
lado die schreckliche Vision von niher-
kommenden biumetdtenden Motorsi-
gen. Er ldsst das Fest abbrechen und
schicke die ganze Dorfgemeinschaft auf
einen Exodus, um einen neuen, unge-
fihrdeten Lebensraum zu suchen. Er

Regie: Flora Gomes
Guinea-Bissau/Tunesien/Portugal/Frankreich 1996

selbst bleibt mit einem Stummen allein
zuriick. Die Wanderung, in grandiosen
Bildern gezeigt, fiihrt in eine Wiiste, die
kein Ende nimmt. In einem ausgetrock-
neten Wadibegegnen die Wanderer einer
anderen Dorfgemeinschaft auf der Suche
nach einem Wald. Als Saly in dieser Welt
ohne Wasser einem Kind — einem Sohn
der Sonne — das Leben schenkt und nir-
gends ein Baum gepflanzt werden kann,
kehren alle ins Dorf zuriick, das sie teil-
weise zerstort und um viele Biume be-
raubt vorfinden. Calacalado ist tot, aber
er hat das ganze Dorf mit roten
Stoffbandern iiberzogen. Die
Menschen werden kiinftig jeden
verschwundenen Baum bei eine
Neugeburt ersetzen.

Diese

Parabel vom Untergangund von

poetisch-magische

der Auferstehung eines Dorfes
ist ein manchmal (wenigstens
fir Europder) verwirrendes
Patchwork aus Ritualen, tradi-
tionellem  Brauchtum und
Volkskunst. Thre Dramaturgie
ist geprigt durch eine elliptische
Erzihlweise mit Briichen und
abrupten Ubergingen, und hiufig kip-
pen Realszenen unvermittelt in magisch-
traumhafte Sequenzen um. Die ungeheu-
er starken Bilder vom Exodus des Dorfes
in die Diirre erinnern an Israels Zug
durch die Wiiste. Dank der Mitarbeit
mehrerer Linder in Afrika und Europa st
«Po di sangui» — geschult am Stil Souley-
mane Cisses aus Mali — zu einem der
technisch und optisch perfektesten Filme
Afrikas geworden, der inhaltlich und for-
mal ganzin der Tradition miindlich tiber-
lieferter Geschichten und Legenden
steht. Seine in einer animistischen Kultur
wurzelnde Botschaft, dass die Natur be-
lebt und mit dem Schicksal des Menschen
untrennbar verbunden sei, weshalb die
Zerstorung dieser Symbiose schidliche
Folgen fiir beide habe, kann {iberall ver-
standen werden.
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Knockin’ on
Heaven’s Door

Michael Lang

D ie Ausgangslage fiir die Helden in

Thomas Jahns furiosem, von Film-
zitaten strotzendem Roadmovie «Knockin’
on Heaven’s Door istallesandereals eine
wiinschenswerte. Martin (Til Schweiger)
und Rudi (Jan Josef Liefers) sind krank,
haben laut irztlicher Diagnosen beide
nicht mehr lange zu leben. Kann bei
derart rigorosem, gleich zu Beginn ange-
kiindigtem Elend iiberhaupt eine ge-
scheite Komédie wachsen? Und erst noch
eine deutsche?

Man hitte dieses bis vor
kurzem glatt verneint. Doch
seit Erfolgen von Filmen wie
Helmut Dietls «Schtonk!»
(ZOOM 5/92), Sénke Wort-
manns «Der bewegte Mann»
(ZOOM 11/94) und neuer-
dings «Rossini»  (Schweizer
Kinostar im April) ist einiges
anders geworden. Es gibt eine
ganze Reihe von deutschen
Autoren, Regisseuren, Schau-
spielerinnen und Schauspie-
lern, diein Sachen Kino wieder
Mut gefasst haben —vielleicht deshalb, weil
sie in den nach Unterhaltung gierenden
TV-Anstalten gestihlt worden sind. Aus
vielen Lehrlingen sind ein paar kleine Mei-
ster geworden, und ihre Filme, ihre «neu-
deutschen Komédien», behaupten sich auf
dem vom amerikanischen Kino dominier-
ten Marke ganz gut. Letzteres diirfte auch
auf «Knockin’ on Heaven’s Door» (der
Titel verweistauf den Bob-Dylan-Songaus
seinem Soundtrack zu Sam Peckinpahs
«Pat Garrett and Billy the Kid», 1972)
zutreffen, einem temporeichen Mix aus
Gangster-, Action- und Buddy-Movie mit
selbstironischen Ziigen.

Die zwei in Thomas Jahns Film sind
also auf dem Weg zu himmlischen Gefil-
den, und der ist mit verriickten Ereignis-
sen gepflastert. Alles beginnt in einem
Spital, wo der selbstbewusste Martin

Brest (der Name ist eine Hommage an
den Regisseur von «Midnight Run,
1988) mit einem Gehirntumor landet
und auf den introvertierten Rudi Wur-
litzer (so heisst der Drehbuchautor von
«Pat Garrett and Billy the Kid) trifft, der
von Knochenkrebs im Endstadium gebeu-
teltwird. Zwei ungleiche junge Ungliickli-
che werden so zu Schicksalsgenossen, und
eine Sauftour in der Spitalkiiche schweisst
sie zusammen: Promille im Blut machen

Til Schwei-
ger, Jan
Josef Liefers

eben Mut. Bald wird im Rausch in der
Tiefgarage ein schickes Mercedes-Coupé
entwendet, und schon geht’s spritztouren-
miissig ab. Im Pyjama und barfuss mochte
manans Meer diisen, denn dawar derarme
Rudi im Leben noch nie.

Leider fehlt es an Geld und Klamot-
ten, und so wird eine Tankstelle, eine
Boutique, eine Bank iiberfallen. Das Duo
gerit nun sofort in die Bredouille, hat die
Polizei und die Medien am Hals — und
mehr: Zwei tumbe Ganoven sind Rudi
und Martin hart auf den Fersen, war es
doch deren Auto, das mitsamt einem
Koffer voller Geld geklaut wurde. Die
«Jagd» ist also mehrfach eréffnet, die Si-
tuation wird durchaus uniibersichtlich.
Da nimmt man gern Partei fiir die coura-
gierten Ausreisser, die es nach diversen
Stops und zahlreichen Turbulenzen

Regie: Thomas Jahn
Deutschland 1997

erwartungsgemiss bis ans Meer schaffen,
bevor ihr letztes Stiindlein schligt.

Thomas Jahn jongliert geschickt mit
filmischen Versatzstiicken, wobei es
Spass macht herauszufinden, woher die
Gags stammen. Neben den Hauptdar-
stellern Til Schweiger und Jan Josef Lie-
fers gibt es tibrigens reichlich Gastauf-
tritte: Die Produzenten und Regisseure
Sonke Wortmann, Bernd Eichinger und
Hark Bohm sind ebenso mit von der
Partie wie Cornelia Froboess,
Corinna Harfouch, Hannes
Jaenicke oder Til Schweigers
Frau Dana mit S6hnchen Va-
lentin. Das schweigersche Fa-
milienengagement macht no-
tabene Sinn, hat sich doch der
momentan beliebteste deut-
sche Kinostar erstmals als Pro-
duzentversuchtundam Dreh-
buch mitgeschrieben.

Deas Ergebnis dieser Kum-
panei darf sich sehen lassen.
Dialogwitz, schnelle Schnitte,
aberwitzige Actionszenen (es
wird geballert, bis dem Teufel die Ohren
weh tun, aber es kommt niemand zu Scha-
den) sind zu verzeichnen. Und das Finale?
Es ist so melodramatisch schén, dass sogar
der Kitsch keine Chance hat. Ein absolutes
Plus dieser cineastischen Schelmerei ist der
Umstand, dass sogar die Nebenrollen (es
sind viele!) miterstaunlicher Sorgfaltausge-
stattet wurden. Die Handlungsstrukeur ist
natiirlich eher einfach geschustert, aber das
zeugt ebenso von kluger Umsicht wie der
sparsame Umgang mit psychologisieren-
den Betroffenheits-Akzenten (sie hitten
bei dieser Story auf der Hand gelegen) und
der Verzicht auf anbiedernde Schenkel-
klopf-Witze (die schon manches deutsche
haben).

«Knockin” on Heaven’s Door» ist ein pro-

Kinolustspiel  ruiniert Fazit?
fessionell aufgemischter filmischer Komé-

dien-Cockeail.
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Romeo & Juliet

William Shakespeare’s Romeo & Juliet

Daniel Kothenschulte

M it einem Paukenschlag beginnt
«Romeo & Juliet», sein Rhythmus
rechnetsich fortan in beats pro Minute. In
einer modernen Metropole — halb Miami,
halb Mexiko Stadt—iiberschlagen sich die
Newskanile im Stakkato der Horror-
meldungen von Bandenkriegen und
Strassenschiessereien. Die Stadt wird be-
herrscht von den rivalisierenden Paten
Ted Montague (Brian Dennehy) und
Fulgencio Capulet (Paul Sorvino) sowie

anes,
‘Leonardo §
DiCaprio

ihren Helfershelfern. Romeo (Leonardo
DiCaprio) und Juliet (Claire Danes), die
Sprésslinge der verfeindeten Familien,
verlieben sich ineinander.

«Auf mein Wort, Gregorio, wir wol-
len nichts in die Tasche stecken»: Dieser
erste Satz in Shakespeares Drama gehort
einem der Schergen Capulets und wirke
wie ein Versprechen. Wie so oft im Werk
des Dramatikers nehmen Riipelszenen
breiten Raum ein. «Ich will barbarisch zu
Werke gehn. Hab ich’s mit den Bedien-
steten erst ausgefochten, so will ich mir
die Midchen unterwerfen. Sie sollen die
Spitze meines Degens fiihlen, bis er
stumpf wird.» Soweit Shakespeare.

Schon in der furiosen Ersffnung ldsst
der aus Australien stammende Regisseur
Baz Luhrmann keinen Zweifel daran,
dass ihm nicht daran gelegen ist, ein zwei-
ter Zeffirelli zu werden. Gesprochen wird
Shakespeare, doch gespielt wird Taran-
tino. Auf den ersten Blick scheint dieser
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Film in seinen raschen Schnittfolgen an
Oliver Stones «Natural Born Killers»
(ZOOM 10/94) zu erinnern. Doch
Luhrmannistweniger an der Demonstra-
tion sinnentleerter Virtuositit und Aus-
breitung der blossen Vielfalt filmischer
Bildtechniken gelegen, als an einer signi-
fikanten Erweiterung des Textes in die
Bildebene. Wenn bei Shakespeare etwa
das Wort sword fiir Schwert fille, die
modernen Gangster aber nun einmal

Schusswaffen tragen, zeigt eine kaum
sekundenlage Detailaufnahme, dass es
sich bei der Pistole um ein Produkt der
Marke «Sword» handelt. Ist dies noch ein
Beispiel fiir Tautologie (den ganzen Film
{iber lassen sich Schliisselworte des Dialo-
ges auf Verkehrsschildern oder Schlagzei-
len mitverfolgen), verweisen die inszena-
torischen Details auch aufsubtilere Inter-
pretationen. Catherine Martins Ausstat-
tung und Kym Barretts Kostiime haben
daran grossen Anteil, und oftmals wird
sich die Bedeutung eines Bildzeichenserst
bei wiederholtem Sehen erschliessen.
Luhrmann, der mit «Strictly Ball-
room» (ZOOM 11/92) einen der innova-
tivsten Musikfilme der letzten Jahre dreh-
te, ist von Haus aus Opernregisseur. Die
Kunst der Operninszenierung, die ihre
interpretatorischen Informationen non-
verbal vermittelt, ist fiir die Entwicklung
des Stummfilms ebenso wichtig gewesen
wie fiir die junge Kunstform des Video-
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clips. Luhrmanns Film stellt sich bewusst
in die Tradition dieser Stilistik: So ist es
moglich, ihn auch unabhingig von der
Kenntnis der shakespearschen Sprache —
diesmal vorgetragen in amerikanischer
Firbung—weitgehend zu verstehen; zwei-
fellos eine erstaunliche Leistung, die dem
Film allein schon bleibendes Interesse si-
chern wird.

Problematisch sind andere Aspekte:
Der betont jugendliche Charakter des
Films kénnte von der Zielgruppe als An-
biederung an die Codes der Jugendkultur
verstanden werden. Der schnelle Rhyth-
mus passt zwar vorziiglich zum gut einge-
setzten Pop-Soundtrack, doch ist das frith
eingeschlagene Tempo nicht mehr steige-
rungsfihig. So geschicht auf visuellem
Weg etwas, das schon mancher Theater-
inszenierung zum Verhingnis wurde, in
der von Beginn an nur geschrien wird.
Die wenigen Momente der Ruhe wirken
dafiir umso bezwingender. Die erste Be-
gegnungvon Romeo (hinreissend verkor-
pert vom jungenhaften Leonardo DiCa-
prio) mit Julietzum Beispiel: Sie vollzieht
sich inmitten eines schwiilstig-dekaden-
ten Maskenballs von fellinesker Pracht.
Die Liebenden wirken véllig unberiihrt
vom geistlosen Prunk, der sie umgibt.
Durch ein Aquarium nehmen sie schliess-
lich neugierig Blickkontakt auf, dessen
Symbolik der Reinheit und Stille sich
sofort vermitelt.

Natiirlich tut die Kostiimierung ein
tibriges: Romeo ist ein Ritter, Juliet
(Claire Danes) ein Engel, der bése Tybalt
(John Leguizamo) gar Mephisto person-
lich. Bei einem derart pop-orientierten
Filmstil kommt der Wahl der weiblichen
Hauptdarstellerin besondere Bedeutung
zu. Doch ihr sorgsam vorbereiteter Auf-
tritt gerit zur Enttduschung: Es fehlt ihr
jene Natiirlichkeit, deren es bediirfte, um
ihr Gesicht in der Reizflut des Films be-
stehen zu lassen — einer Bilderfiille, die
auch im Kino der Neunziger noch ihres-

gleichen sucht.
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Mars Attacks

Dominik Slappnig

Der Prisident der Vereinigten Staa-
ten (Jack Nicholson) kiindet am
Fernsehen den Besuch der Marsmen-
schen an. Im Bewusstsein der histori-
schen Dimension dieses Momentes fiir
die Menschheit, schrieb ithm sein Presse-
berater eine honigsiisse Rede iiber Ver-
s6hnung und Liebe. Eine knappe Film-
stunde spiter: Die grilnen Marsmen-
schen fallen wie Heuschreckenschwirme
iiber die Weltbevélkerung her. «Vertraue
mir, ich bin dein Freund», sagenssie, bevor
sie mit ihren Laserpistolen die Erden-
bewohner umbringen. Prisident Dale
apelliert in einer letzten grossen Rede vor
dem Botschafter der Marsmenschen an
Ethik und Menschlichkeit. Tief geriihrt
kullert eine dicke Trine aus dem rechten
Auge des Botschafters. Er geht auf den
Prisidenten zu und reicht ihm seine
Hand. Doch der versshnliche Hinde-
druck tduscht, denn die Hand des Mars-
menschen 16st sich von dessen Rumpf,
kriecht wie eine Raupe um den Kérper
des Prisidenten herum und erdolcht ihn
hinterriicks.

Jetzt kann nur noch ein Wunder die
Menschheit retten. Sicher aber nicht der
Mut des Prisidenten der Vereinigten
Staaten, der sich noch in Roland Emme-
richs «Independence Day» (ZOOM 9/96)
selber in ein Kampfflugzeug setzte, um
die Ausserirdischen zu besiegen. Den-
noch dringt sich ein Vergleich der beiden
Filme auf. «Mars Attacks!» wie auch
«Independence Day» erzihlen eine dhnli-
che Geschichte. In beiden Filmen wird
das Weisse Haus von Ausserirdischen zer-
stort, beide Male streben diese nach der
Weltherrschaft. Beide Filme haben aus-
serdem #hnlich viel gekostet («Indepen-
dence Day» 70 Millionen Dollar, «Mars
Attacks!» 80 Millionen). Da héren aber
die Gemeinsamkeiten auch schon auf.
Denn obwohl die Dreharbeiten zu «Mars
Attacks!» vor «Independence Day» be-
gonnen haben, kam «Mars Attacks!» erst
sechs Monate spiter ins Kino.

‘Was war geschehen? Die Besetzung

des Films stellte sich als ungewohnt
schwierig heraus, da fast simtliche Haupt-
darsteller durch die Laserpistolen der
Marsmenschen sterben. Weil aber Stars in
Hollywoodfilmen aus Imagegriinden
nicht sterben diirfen, fand sich keiner
bereit, eine Rolle zu {ibernehmen. Erst als
Jack Nicholson fiir den Film unterschrieb,
sagten Leute wie Glenn Close, Annette
Bening, Pierce Brosnan und Danny
DeVito zu. Ein weiteres Problem war die
Tricktechnik. Burton wollte die Mars-
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(1956 —58) aussehen lassen wollte, haben
Experten in Hollywood kein Verstindnis
dafiir, dass in einer 80-Millionen-Dollar-
Produktion die Flugobjekte der Ausser-
irdischen aussehen wie Autoradkappen.
Viel schlimmer aber war, dass das ameri-
kanische Publikum den Film, der als Sa-
tire vom Englinder Jonathan Gems ge-
schrieben wurde, nicht lustig fand. Be-
greiflich, denn die meisten Pointen gehen
auf Kosten seines american way of life.

So hat Tim Burton jetzt, sieben Jahre

menschen dhnlich wie in «Nightmare Be-
fore Christmas» im Stop-Motion-Anima-
tionsverfahren herstellen. Da sich aber
diese manuelle Technik als viel zu aufwen-
dig herausstellte, musste Burton auf
Druck der Produktionsfirma Warner
Bros. auf Computergrafik umsteigen.
Doch Burton, der mit «Beetlejuice»
(1988), «Batman» (1989) und «Edward
Scissorhands» (1990) in Hollywood grosse
Erfolge feierte, hatte mit «Mars Attacks!» in
den USA kein Gliick. Knapp 40 Millionen
Dollar hat der Film dort bisher eingespielt,
ein Klacks, wenn man bedenkt, dass «In-
dependence Day» allein am Erdffnungs-
wochenende mehr als 50 Millionen ver-
diente. Zwei Sachen wurden in den USA
dem Film zum Verhingnis: die Filmis-
thetik und der schwarze britische Humor.
Hart man bei der kleinen Produktion
«Ed Wood» (1994) noch begriffen, dass
Burton den Film isthetisch wie Edward
D. Woods jr. «Plan 9 From Outer Space»

nach «Batmany, so etwas wie eine Um-
kehrung geschafft. Die Fledermaus ver-
teidigte 1989 die Errungenschaften der
USA, die Rechte des Einzelnen, Freiheit
und Demokratie gegen das Bése. Der
Film wurde dort begeistert aufgenom-
men, hataber in Europa deutlich weniger
Geld eingespielt. Nun hilt er genau die-
sem Amerika mit einer schwarzen Satire
den Spiegel vor. Schon lange hat kein
Film, von Hollywood produziert, die
amerikanische Kultur so massiv kritisiert.
Die Amerikaner reagieren betroffen und
bleiben dem Film fern. Es ist nur zu
hoffen, dass «Mars Attacks!» in Europa
besser ankommt. Denn Kritik an der
amerikanischen Gesellschaft hin oder
her, «Mars Attacks!» ist, mit den grotes-
ken FEinlagen von Jack Nicholson, den
Anlehnungen bei der schwarzen Rap-
Kultur und den Szenen, die an den Hu-
mor von Monty Python erinnern, etwas
vom Besten, dass Burton je geliefert hat.

(Kurzkrizik ZOOM 2/97) R
zooM 3,97 43



	Kritik

